﻿estetica ,demersurile esteticii,frumosul , sublimul, kitsch-ul, obiectul design si capcana kitsch, kitschul in picture, tragicul si comicul , gustul Eseu 2-4 pagini cu titlul CE ESTE FRUMOSUL? Carti pe care le puteti citi pentru a va inspira pentru eseu: * D.Townsend - Introducere in estetica * WL.Tartarkiewicz - Istoria esteticii * G.Morpurgo tagliabel – Estetica contemporana Ce este estetica? Etimologia Aesthesis (greaca) = perceptie, senzatie, sensibilitate Are 2 sensuri: * ceea ce e perceput prin simturi (concretul sensibil) * Trairea emotionala Estetic este tot ceea ce ajunge la mine prin intermediul simturilor, in masura in care imi transmite o traire emotionala. Apare in sec IX, publicata in 1850 lucrarea Estetica de AL.Baungarten Obiectul de studio al esteticii este concretul sensibil ( Nivelul fundamental al existentei, temei, fundament al esteticului. Tot ceea ce exista in masura in care ajunge la mine prin intermediul simturilor). Nu tot ceea ce e concret sensibil este si estetic. Pentru ca un concret sensibil sa fie clasificat drept obiect sensibil, el trebuie sa satisfaca mai multe conditii. Conditii de indeplinit pentru un obiect ca sa fie estetic: 1. finitudinea (infinitul nu poate sa fie obiectul experientei estetice, nu putem contempla estetic decat formele finite) 2. organizarea (in orice configuratie estetica exista o relatie variabila dintre unitate si diversitate) 3. expresivitatea: 4. iese in evident ape un fundal monoton sau indifferent 5. are o configuratie proprie, specifica cu conotatii care tin inclusive de estetica uratului 6. exprima ceva 7. reflexivitatea (orice obiect estetic trimite la ceva, are o trimitere dincolo de ceea ce este el 8. aparitia pentru o constiinta evaluanta – experienta estetica consta din conjunctii dintre un obiect sensibil si o constiinta estetica. Ce este frumosul? Documentar din care va puteti inspira: Why beauty matters? - Roger Scruton Kalokagatos : Ceva ce e bun, trebuie sa fie si adevarat si frumos Ceva ce e frumos, trebuie sa fie si bun si adevarat Ceva ce e adevarat, trebuie sa fie si frumos si bun. Kalos – frumosul Univers = kosmos (ordine, armonie ≠ haos) = kalos Frumosul inseamna armonie, masura, echilibru, ordine, ratiune, perfectiune. Frumosul transmite o stare de liniste, relaxare, bucurie. Frumosul este o categorie traditionala esentiala pentru orice gandire clasica. In centrul ideologiei clasice, artistii si ganditorii renasterii plaseaza frumosul, cele mai importante trasaturi ale frumosului classic sunt: 1. Frumosul depinde de proportiile adecvate, de acordul intre parti, de pastrarea masurii 2. Frumosul rezida in natura lucrurilor, este o insusire obiectiva, nu depinde de conventie, nici de plasmuirea omeneasca 3. Frumosul trebuie studiat stiintific, el nu poate sin u trebuie nascocit, improvizat 4. Frumosul se supune regulilor generale (canoanelor) 5. Frumosul propriu artei este frumosul la scara umana 6. Determinatiile ontice ale frumosului (ontice = existentiale) 7. Frumosul presupune o buna alcatuire interna, functionalitatea interioara a partilor si a intregului 8. Frumosul are o masura interna (nu i se poate adauga nimic si nu lipseste nimic, el este perfect 9. Frumosul are un punct interior de echilibru, chiar si atunci cand este vorba despre configurari dinamice 10. Frumosul incorporeaza latura de ordine a existentei, de aceea ies din sfera frumosului, configuratiile distorsionate, maladive 11. Frumosul da masura unei clase de entitati, este reprezentativ pentru acea clasa, tine de regula, nu de exceptie 12. Reactia afectiv emotionala Spunem ca frumosul place, delecteaza, relaxeaza, bucura Contemplatia frumosului se asociaza cu confortul afectiv estetic: Daca forma este esential armonioasa, in relatia de contemplatie estetica (care este biunivoca) armonia formei se induce in armonia constiintei estetice astfel incat contemplatia frumosului se defineste ca o armonie intre 2 armonii. Ce este sublimul? Sublimul reprezinta infinitul, romanticul creaza sublimul. Frumosul este axul central al artei intre antichitatea greaca si sex XVIII. Frumosul este o trasatura obiectiva a existentei Arta = frumos ? Leibniz a scris o carte in care zice : ,, Traim in cea mai buna dintre lumile posibile ‘’ Citate: Rimband in 1873, intr-un poem, scrie: ,,Pe vremuri, daca tin bine minte, viata mea era un ospat la care se deschideau toate inimile la care toate vinurile curgeau. Intr-o seara mi-am asezat frumusetea pe genunchi si mi s-a parut amara si am injurat-o. ‘’ Creatorul dadaismului, Hugo Ball in 1916: O epoca se incheie. Ocultura care a supravietuit un mileniu se sfarseste. Nu mai exista nici piloni de sustinere, nici fundatii care sa nu fi fost aruncate in aer… urmeaza o reevaluare a tuturor valorilor. B.Newman in 1948: Impulsul artei moderne a fost dorinta de a distruge frumosul. Romanticii, dupa sex XIX, vroiau sa exploreze partea intunecata a lumii, a omului. Putem distinge istoria lumii moderne, 3 tentative de teritorizare a sublimului, 3 tipuri de sublim: 1. Sublimul retoric 1. Sublimul psihologic 2. Sublimul religios (mistic) 1. Sublimul retoric 1647, Tratat despre sublim de Longinus, despre pseudo-longinus Sublimul, crede Longinus, este o calitate a discursului si deci a spiritului astfel incat avand in vedere mai mult aspectul afectiv legat de sensibilitatea estetica, el nu convinge propriu-zis si incanta si ne transporta, producand in noi certa admiratie, amestec de uimiri si de surprize. Longinus distinge 3 note ale sublimului: 1. o stare extatica echivaland cu o comuniune profunda cu lumea 2. o elevatie suprema a spiritului 3. o stare de uimire, nascuta din contactul cu un orizont neasteptat si pana atunci necunoscut Sublimul mizeaza pe soc, o stare care e tot mai rara. Longinus incearca sa schiteze un raspuns potrivnic rationalismului absolut in cunoastere, scop in care face apel la ideea de sublim. Intinderea spiritului uman depaseste lumea, dar nu printr-o patrundere inaltatoare si pasionata. Aceasta patrundere se constituie ca un act de permanenta tensiune, o lupta impotriva piedicilor de tot felul, ducand la inobilare si implinire semana. 1. Sublimul psihologic 1757, Edm.Burke – Despre sublim si frumos – cercetare psihologica a originii ideilor Burke distinge intre Pleasure si Delight Pleasure(placere) este asociata frumosului care se intemeiaza pe dragoste, pe comunicare sociala si pe facilitate, accesibilitate rationala. Delight(incantare) este asociat sublimului care este o pasiune, un grad de superioritate de intensitate. In vreme ce placerea e ‘’pozitiva’’, incantarea este ‘’relativa sau negativa’’, delight este senzatia care insoteste indepartarea de durere si de pericol, delight-ul se bazeaza pe teroare. Citat: Tot ceea ce are puterea de a trezi intr-un fel oarecare in mintea noastra reprezentarea durerii si primejdiei, adica tot ceea ce este teribil sau legat de elemente teribile, care actioneaza in mod analog spaimei constituie o sursa a sublimului, adica produce cea mai puternica emotie pe care o poate simti omul. 1. Sublimul religios (mistic) Corespunde unei experiente in care subiectul pus in fata maretiei absolute este adus in situatia de a renunta la tot in afara experientei insasi traita in interioritatea sufletului. Scriitori axati pe religie: Mircea Eliade, Emil Cioran 1. Determinatii contice ale sublimului (cum trebuie sa fie un obiect pentru a fi obiect sublim) 2. Sublimul este o esenta expansiva 3. Sublimul este o esenta de exceptie. Prin sublim iesim din sfera normalului, firescului. Sublimul este configurat (finit) dar, are o orientare transfinita 4. Forma sublima se defineste prin 3 trasaturi: 5. amploarea (nu ca forma exterioara, masurabila matematic) 6. simplitatea (in relatia dintre intreg si detaliu, detaliile tind sa se integreze in intreg pana la limita dizolvarii lor) 7. virtualitatea (forma limitata are tendinta de a iesi din aceasta limita) 1. Reactia efectiv estetica Kant – a reusit sa puna o teorie a bazei sublimului Citat: ,,Sublimul este un obiect (al naturii) a carei reprezentare determina spiritul sa gandeasca imposibilitatea naturii de a constitui o intruchipare a ideilor’’ (Kant a citat din Critica facultatii de judecare) Sublimul pune in discutie obiectul(din natura sau din arta) imaginatia si ideile ratiunii. Prin contemplarea unei astfel de obiect, imaginatia incearca sa dea forma printr-o singura intuitie, ideii rationale dar, esueaza in mod inevitabil, iar acest esec functioneaza ca o intruchipare negativa a unei idei a carei intruchipare este prin definitie imposibil de facut. Citat: ,, Sublimul adevarat nu poate fi continut de nici o forma sensibila, ci priveste doar ideile ratiunii care desi nu gasesc nici o intruchipare adevarata lor, tocmai datorita acestei inadecvari care poate fi infatisata sensibil, divin activ si ne vin in minte. Imaginatia esueaza alternand existenta neintruchipabilului, esecul imaginatiei in calitate de intruchipare negativa a ideilor este cea care provoaca sentimentul sublimului. J.Fr.Lyotard publica o carte in 1994: Lectii despre analitica sublimului Lyotard descrie incomensurabilitatea dintre imaginatie si ratiune ca pe o diferenta care se regaseste la insasi temelia sentimentului de sublim. Situatia e analoaga cu ciocnirea dintre 2 tipuri diferite de limbaj: imaginatia vorbeste un limbaj al formelor, al masurii in vreme ce ratiunea vorbeste un limbaj al lipsei de forma, al infinitudinii. Diferenta este irezolvabila astfel incat sentimentul sublimului ne apare ca un abis care separa imaginatia de ratiune. Lyotard distinge intre sublimul melancolic si sublimul novator. In cazul sublimului melancolic, accentul cade pe incapacitatea facultatii de reprezentare, pe nostalgia resimtita de subiectul uman, specifica nazuintei romantice de comuniune cu natura si cu spiritul absolut. Regretul este sentimentul caracteristic al sublimului melancolic si de aceea Lyotard considera ca acest mod al sublimului nu este sublimul real. In cazul sublimului narator, accentul cade pe triunghiul care rezulta din inventarea unor reguli noi ale jocului artistic. Avangarda care exemplifica sublimul narator consta din posibilitatea unor experimentari infinite care tocmai datorita acestei infinitati, este nereprezentabila. Observatia artei de avangarda este utopica arta absoluta, numai pentru ea merita ,,sa traiesti, sa mori si sa risti totul’’ (A.Breton) Tragicul Tragicul consta din conflictul/tensiunea dintre 2 forte/esente. Situatia tragica Exista 3 posibilitati in care ea poate aparea: 1. situatia tragica apare cand forta/esenta pozitiva este anulata, infranta de forta/esenta negativa 2. situatia tragica apare atunci cand ambele forte/esente sunt calificate pozitiv si ele se anihileaza reciproc 3. situatia tragica legata de ideea ,,vinovatiei fara vina’’, printr-o greseala, personajul tragic declanseaza o actiune care urmandu-si cursul se intoarce impotriva celui care a initiat-o si o anihileaza. Situatia tragica implica personajul tragic (individual sau colectiv) si o forta extra/intra umana care in istoria tragicului imbraca 3 ipostaze: 1. destinul in acceptiunea vechilor greci 2. ,,roata istoriei’’ (Ian Kott – In tragediile lui Shakespeare) 3. in epoca moderna apare in existenta unei forte umane interne, necunoscute si necontrolate care intra in joc din interiorul fiintei umane si o distruge. Reactia afectiv estetica Katharsis (teoretizata prima data de Aristotel) = purificare, eliberare a pasiunilor, la antici termenul se refera exclusiv la reactia spectatorilor la tragedia ca spectacol. In interpretarea rationala, accentul a cazut pe calirea spectatorului, tragedia fiind inteleasa ca o purificare morala a spectatorului. Termenul si-a modificat intelesurile ajungand sa desemneze orice reactie afectiv estetica in fata operei de arta. Intelegerea purificarii este azi pusa in ecuatie cu efectul operei de arta de a produce o inaltare a omului deasupra propriului sau mod de a fi cotidian. E.A.Napieralski – Interpretare a tragicului ,,Ratiunea plata’’ (cotidiana) nu are acces la esenta experientei tragice, doar paradoxul ne ofera cheia celor 3 mari componente ale tragicului: 1. valenta paradoxala il caracterizeaza in primul rand pe eroul tragic: el este in egala masura vinovat si nevinovat, maculat si imaculat, invins si invingator, puternic si slab, bun si rau 2. paradoxul deznodamantului tragic se defineste prin faptul ca agentul binelui devine victima propriilor sale intentii benefice, binele si raul cresc laolalta din radacina aceleiasi fapte iar cel care tinteste binele este distrus in plina tensiune a actului 3. paradoxul explica si experienta emotionala a spectatorului, nu suntem nici confirmati, nici informati, nici reconciliati, nici contrariati, sentimentele noastre raman suspendate intr-un echilibru precar, iar linistea nu apare in inima spectatorului. Sciziunea care ia nastere in spectator nu se poate vindeca, singura forma de consolare pe care o induce tragedia este confirmarea paradoxurilor care le presimtim in propria noastra viata. Comicul este ,,arta de a produce rasul’’ – lucru fals deoarece este o mare deosebire intre a rade si ,,a rade comic’’, intre rasul pur si simplu si rasul estetic. Mecanismul comic: simtul comic presupune ca o conditie esentiala prealabila, atitudinea critica de neaderenta, de contestare. Procedeul esential este cel de demarcare, de denuntare a imposturii, falsitatii si aparentelor de orice fel. Spiritul comic implica subversiunea, fiind incompativil cu intoleranta spirituala, cu lipsa de libertate (comicul cere libertatea de gandire). Tehnicile distantarii comice, modul in care comicul devine efectiv creator tine de atitudinea estetica fundamentala a distantarii realizata prin cateva metode specifice: 1. detasarea 2. autoreflectarea prin dedublare 3. exagerarea caricaturala 4. starea de surpriza 5. Detasarea apare ca o consecinta a sentimentului latent sau declarat de superioritate. Intre obiectul comic si constiinta sa se interpune distanta observatiei impersonale, in vreme ce tragicul ne copleseste, comicul se lasa dominat, gustat. 6. Conditia fundamentala a distantarii e luciditatea, a carei forma exemplara este autoreflectarea prin dedublare. Autoridiculizarea si autoparodia definesc comicul in starea sa cea mai pura, obiectul prim si ultim al constiintei comice este si ramane propria noastra imagine. Simbolul acestei situatii este eroul comic care rade de el insusi, distantat de propriul personaj. 7. procedeul esential al acestei tehnici reflexive este exagerarea caricaturala. 8. efectul comic final consta in producerea starii de surpriza analoaga altor modalitati de suspans. In esenta, controlul devine comic ori de cate ori aparitia sa este imprevizibila, incoerenta la atipodul regularitatii, continuitatii deprinderii mentale. Cu cat surpriza va fi mai taioasa, cu atat efectul va fi mai mare. Aspecte metafizice ale comicului. Explicatia interioara a comicului sta in constiinta unui ideal contrariat al unor valori inalte, negate sau minimalizate. In vreme ce simplul ras nu are nici un continut, sentimentul comic este expresia unei valori, a unei conceptii de viata, atitudinea sa apare ca si urmare a surprinderii unui dezechilibru iar interventia sa semnaleaza si restabileste ordinea universala amenintata, de aceea, in esenta comicul nu poate fi ,,vesel’’ ci ,,trist’’, el fiind expresia unei deceptii interioara. Varietatile comicului: 1. umorul nu se confunda cu comicul, umorul tine de subiect, de cel care creaza sau contempla. Nu se confunda dar sunt strict corelate: comicul in sens strict estetic nu se poate realiza fara umorul subiectului 2. Ironia (grecestul Eironeia – prefacere, simulare) este o forma a comicului exprimata intr-o figura de stil in care sensul unui mesaj este contrar intelesului pe care il au cuvintele folosite. 3. Sarcasmul consta in respingerea nimicitoare sub forma unei recunoasteri exagerate 4. Gluma consta in folosirea comicului ca poanta Ce este o categorie? Kategorai (origine greceasca) I.Categoria - reprezinta expresia esentializata a unui segment de realitate - reprezinta proprietetile cele mai generale ale lucrurilor - surprine ceea ce este mai general in orice exista - este esenta universala a lucrurilor - exprima modul cel mai general de a fi al lucrurilor - vizeaza referendul contic (existential) II. Categoria reprezinta expresia esentializata a trairii/afectivitatii, cu o natura duala, se manifesta prin faptul ca apar in constiinta cu dispozitii rationale si afective dar si prin faptul ca exista continute in chiar existenta abordata in calitate de aspecte particulare ale acesteia. Gustul (estetic, nu fiziologic) La antici si la clasici opera de arta era perceputa si capata semnificatii dar prin trimiteri la ratiune cu tot ce inseamna aceasta (canon, regula). La moderni opera de arta nu capata semnificatie decat prin referire la subiectivitate. La contemporani opera de arta devine expresia pura si simpla a individualitatii. Nasterea gustului Termenul de gust apare in secolul XVII. Trecerea de la frumos la ‘’gust’’ a fost parte a unei schimbari istorice ample in urma caraie ‘’gustul’’ tinde sa ia loc frumosului ca termen estetic central, simtul individual inlocuieste treptat autoritatea centrala a ratiunii din postura de fundament a capacitatii noastre de a cunoaste. Incepand cu R.Descartes, modernitatea se va defini ca un vast proces de subiectivizare a lumii al carei model este furnizat de cele 3 mari momente ale metodei carteziene: 1. ‘’punerea la indoiala‘’ a parerilor preconcepute (ruptura cu traditia) 2. cautarea unui punct de sprijin pentru reconstituirea edificiului cunoasterii, gasirea acestui punct de sprijin in subiect 3. edificarea intregului sistem al cunoasterii pe propria subiectivitate In filozofie enpirismul reduce cunoasterea la ceea ce poate oferi si verifica simturile, toata cunoasterea s-ar rezuma astfel la ideile pe care ni le induce experienta senzoriala. In estetica prin J.B. du Bois, apare convingerea ca exista un simt intern care se afla la baza cunoasterii artistice. Din punct de vedere istoric, motivele transferarii simtului fiziologic al gustului intr-un simt estetic sunt complexe. Experienta estetica tin intr-o mare maniera de experienta directa: vreau sa inteleg un tablou, dar experienta si sentimentele mele nu se limiteaza la intelegerea intelectuala. Gustul are o imediateţe senzoriala, el depinde de contactul direct cu obiectul si se manifesta fara o gandire prealabila. Treptat, gustul va deveni sinonim cu sentimentul estetic, mod specific de a percepe arta. La mijlocul secolului XVIII termenul ajunge sa desemneze o noua facultate a omului, apta sa distinga intre frumos si urat si sa sesizeze in mod nemijlocit regulile unui astfel de separari, din acest moment se intra in universul esteticii moderne. Intemeietorul esteticii moderne AL.Baungarten publica o carte Estetica ca disciplina moderna. Nasterea esteticii in acest context este legata de mutatia radicala care intervine in reprezentarea frumosului in momentul in care acesta e considerat in termeni de gust, adica este gandit pornind de la ceea ce in om va aparea drept insasi esenta subiectivitatii sale. Ideea fundamentala a lui Baungarten a fost aceea ca in om exista o facultate care constituie pentru lumea sensibila, omologul a ceea ce constituie ratiunea pentru lumea inteligibila. ,,Estetica este stiinta cunoasterii sensibile’’. AL.Baungarten – Nasterea esteticii A publicat in 1750 in limba latina la Francfourt prima parte a lucrarii AHESTETICA. Elemente de bibliografie : s-a nascut in 1714 in Halle, copil al unui pastor protestant, ramane orfan la 8 ani iar tutorii il inscriu la o scoala pentru orfani care pregatea copii pentru studii teologice, se va inscrie la universitatea din Halle. Intre 1700-1730 universitatea din Halle a fost centrul principal al pietismului german. Pietismul a aparut la sfarsitul secolului XVII ca o miscare reformata in sanul bisericii protestante, pietismul localizeaza esenta crestinismului intr-o relatie personala, individuala cu Dumnezeu si mai putin intr-o relatie rationala. Pietistii erau ostili disputelor teologice sofisticate si incercau sa personalizeze credinta crestina prin intarirea trairii individuale. Pietismul se adreseaza sensibilitatii si considera sentimentul ca fiind cea mai importanta facultate umana, dar universitatea din Halle a fost in aceeasi perioada si unul din centrele importante ale miscarii rationale iluministe. Chr. Woolf a predat la aceasta universitate. In 1718 pietismul devine tot mai anti-intelectualist si absolutist, refuzand dialogul cu rationalismul. Woolf este indepartat de la catedra dar va fi studiat in secret de studenti. Pentru Woolf modelul cunoasterii perfecte si complete era matematica sau mecanica, aplicarea riguroasa a modelelor matematicii promiteau o cunoastere clara. Matematica si stiintele naturii devin masura oricarei alta forma de cunoastere. Perceptii sensibile prin contrast pot duce doar la ‘’concepte intunecate’’ care nu au o luciditate si distinctia necesara unei cunoasteri reale. Rationalismul stabilea o ierarhie intre facultatile umane, asezand in varf gandirea logica si capacitatea de a dezvolta concepte clare, pe de alta parte pietismul se concentreaza asupra sentimentului, trairii plasandu-l in varful acestei ierarhii si aratandu-se altfel fata de gandirea logica si de abstractizare in general. Baungarten se formeaza la confluenta celor 2 curente de gandire, ambele par sa aiba si avantaje si dezavantaje, dar nici unul nu poate explica omul in integralitatea sa. Baungarten cauta o teorie alternativa a cunoasterii, o teorie mai complexa, mai apropiata de experienta cotidiana, el cauta o a treia pozitie care sa reconcilieze ratiunea si sensibilitatea. Pune sub semnul intrebarii legitimitatea oricarei tentative de a construi o ierarhie a facultatilor umane. Pune sub semnul intrebarii premiza conforma careia, cunoasterea trebuie sa fie doar logico-rationala si ca nu pot sa existe si alte forme de cunoastere egal legitime. Baungarten a fost primul filozof care a abandonat vechea ierarhie in favoarea plasarii tuturor elementelor la acelasi nivel. Sensibilitatea e o functie autentica si esentiala a spiritului uman. Baungarten se concentreaza asupra zonei descreditate a perceptiei confuze si indistincte, pentru el termenul de ‘’confuz’’ nu are conotatii negative. Exista o importanta zona a experientelor umane care nu poate fi prinsa de catre o gandire logica. Estetica este tocmai sfera unde cunoasterea rationala nu poate juca nici un rol, din contra ea poate avea doar un rol negativ. Pentru a desemna aceasta provincie independanta a cunoasterii senzoriale, Baungarten introduce termenii de senzorial si de cunoastere senzoriala. Scopul acestei cunoasteri senzoriale este de a capta particularul in diversitatea si complexitatea relatiilor si conexiunilor acesteia. Abundenta , bogatia, magnitudinea finite poate fi prezentata in specificitatea ei si trebuie sa evitam reductia conceptual. Cel mai important mod de a atinge acest tel este estetica, adica perceptia senzitiva si cultivarea puterilor interioare ale reprezentarii. Estetica lui Baungarten este deci filozofia unei modalitati specific de circumscriere a realitatii inradacinata in experienta senzoriala si in reprezentare. Scopul esteticii consta in dezvoltarea si perfectionarea capacitatii de cunoastere senzoriala. Conceptul de frumos este un concept fundamental pentru Baungarten, pentru el frumosul nu are nimic de a face cu sentimental, frumosul este in primul rand o categorie intelectuala apropiata de propria sa teorie a cunoasterii. Frumosul este perfectiunea perceputa in mod sensibil (Adevarul este perfectiunea perceputa in mod rational) Ideea fundamentala a lui Baungarten este ca in om exista o facultate care constituie pentru lumea sensibila analogul a ceea ce constituie ratiunea pentru lumea inteligibila. Baungarten a avut 2 mari idei: 1. Obiectul esthetic este individual (asa cum este si gustul) este recunoscuta astfel misiunea specifica a artei in raport cu stiinta care este generalizata. Obiectivul esthetic reuneste individualitatea si legalitatea, aceasta este semnificatia formulei: frumosul este perfectiunea cunoasterii sensibile. 2. Scopul esteticii este mai putin adevarul (cu necesitatea general si abstract) cat cautarea individualului in diversitate si bogatia sa particulara. Estetica lui Hegel Nascut in 1770, decedat in 1831, professor universitar la Berlin. In 1817-1829 a predate un curs de estetica, iar dupa moartea sa, cursul a fost folosit de student pentru a scoate un volum numit ,,Prelegeri de estetica’’. El parcurge in estetica sa o conceptie noua despre arta, o conceptie patrunsa de idea creativitatii si raspunderii artei, de menirea ei spiritual. El fixeaza artei sarcini extreme de importante, asemanatoare celor ale religiei si filozofiei dar nu cenzureaza cu nimic libertatea de creatie a artistului, el stie ca arta nu se supune regulilor, nu este o imitatie servile a realitatii ci o re-creatie pealte coordinate a realitatii. In examinarea artei el porneste de la marile forme istorice ale artei avand totodata privirea atintita asupra artei timpului sau. Hegel refuza acele pareri care considera ca estetica nu este o disciplina filozofica de sine statatoare, pentru el arta este o forma de manifestare a libertatii spiritului, astfel el distinge intre ‘’arta minora’’ destinata umplerii placate a timpului si ‘’arta libera’’ care este expresia celor mai cuprinzatoare adevruri ale spiritului si celor mai profunde interese ale omului. Hegel foloseste in prelegerile sale termenul de estetica dar atrage atentia prin semnificatiile sale, acest termen nu exprima in modul cel mai adecvat obiectul si statutul disciplinei. Are in vedere mai cu seam ape cei care erau tentati sa priveasca arta prin prisma senzatiilor si starilor sufletesti pe care le suscita in actul contemplatiei. Prin etimologie, termenul aisthesis(sensibilitate, perceptive, sentiment, stare sufleteasca) nu pare sa ingaduie o asemenea interpretare, dar un tablou a simfoniei sau a poeziei chiar si daca afecteaza simturile, acestea nu sunt decat mijloace prin care se stabileste contactul spiritual dintre om si arta. El ia in discutie si un alt inteles al esteticii care poate fi rezumat in termenul calistica (kallos – frumos) privind din unghiul conceptului de frumos, nici acest termen nu-l va multumi pe Hegel pentru ca reduce estetica doar la artele frumoase, de aceea el propune o a treia definitie a disciplinei considerand estetica drept o filozofie a artei al carei concept fundamental este frumosul. El da o definitie a frumosului: ‘’frumosul reprezinta manifestarea senzoriala a ideii’’ Formele istorice ale artei: arta simbolica, clasica si romantic In lucrarea: Prelegeri de filozofie a istoriei, Hegel realizeaza o diviziune a istoriei universal pornind de la o grila biologica, conform grilei Orientului ar reprezenta varsta copilariei istorice, lumea Greaca ar desemna varsta tineretii istoriei, lumea Romana ar fi opera sobra a varstei de barbatie a istoriei, imperiul German reprezenta varsta maturitatii supreme. In ,,Prelegeri de filozofie a religiei’’ el opereaza o diviziune istorica a religiilor: Orientul – terenul de manifestare a religiei natural Grecia – spatial in care isi face log religia individualitatii spiritual (religia frumosului) Latinii – religie a intelectului Imperiul German – terenul de manifestare a religiei absolute In ,,Prelegeri de estetica’’ Hegel abordeaza forme istorice ale artei in raport cu 3 varste: varsta simbolica, clasica si romantic pe care le recunoaste fenomenul artistic in dezvoltarea sa. Varsta simbolica – in varsta simbolica a artei idea este difuza nedifinita, abstracta iar forma de manifestare a ideii este imperfect, aleatorie. 1.Ideea si forma de manifestare se gasesc intr-o independenta totala una fata de alta, raportul dintre idee si forma se poate stabili doar prin analogie, acesta este cazul artei egiptene care mizeaza pe simbolul alegoriei. 2.Aduce idea in prim plan facand-o mai abstracta, materialitatea este vazuta pe latura ei relative, perisabila, acest lucru este pus in evident in arta antica hindusa, aici pe kilometric intregi de basoreliefuri poate fi vazuta o extraordinara viermuiala umana cuprinsa parca de febra transformarilor unor chipuri aflate in cautarea propriei lor karme. 3.Situatia in care idea este numai sugerata, camuflata iar arta va adduce in prim plan lumea materiala perisabila. Aceasta e lumea pe care o celebreaza poezia persona pentru care la loc de cinste sunt femeia si vinul. Hegel pare a fi convins ca la originile sale arta a fost simbolica si e convins ca constituie o forma inferioara a artei deoarece simbolul din el insusi e neclar, pe de alte parte in arta simbolica nu ar exista o sificienta adecvare intre idee si materializarea acesteia (intre continut si forma) simbolul lasa loc liber indeciziei in lectura imaginilor puse in joc astfel incat nu putem sti daca de exemplu leul sau vulturul vor sa reprezinte chiar animalul sau pasarea sau daca trebuie intelese ca simboluri ale curajului sau regalitatii. Aceasta lipsa de precizie pe care o adduce simbolul ar fi caracteristica intregii arte orientale. Imaginile plastic ale artei simbolice sunt ca niste invitatii pentru descifrarea unor semnificatii ce se vor banuite si nu nemijlocite. Varsta clasica – momentul care marcheaza trecerea artei de la varsta simbolica la cea clasica este cel al sfinxului. Mitologia greaca a consemnat acest moment in celebra discutie dintre Edip si sfinxul. Hegel interpreteaza acest moment astfel: ,,enigma este dezlegata, sfinxul egiptean potrivit unui mit plin de semnificatii este ucis de un grec, adica un spirit care se stie pe sine liber, este o desprindere a spiritului uman de starea animal, este momentul de trecere de la varsta simbolica la varsta greaca(clasica)’’. La sfarsitul civilizatiei egiptene circa 40 desecole avem un moment in care idea traieste in conjunctii cu material, dezlegarea enigmei echivaleaza cu vastigarea de catre individ a deplinei sale libertati de gandire, daca in perioada artei simbolice predomina simbolul, alegoria, in perioada artei clasice predomina armonia, ideea si forma de manifestare devin unitare si se inregistreaza un echilibru perfect intre idealurile societatii si ale individului, acesta este momentu de aparitie a cetatii Polisului, mediu in care spiritual se individualizeaza iar individual traieste prin atributele spiritului. Se construieste acum o adevarata religie a frumosului pe 3 paliere: 1. In opera de arta obiectiva unde sculptura demonstreaza adevarul unic, corpul uman este spirit exteriorizat 2. In opera de arta subiectiva (in cantec si lirica) 3. In opera politica cand individual isi da seama ca este si trebuie sa fie un zoon politikon – un animal politic al cetatii, gasim aici paradigm civilizatiei modern care aseaza antroposul in central cosmosului. Totul se oranduieste in jurul omului, modelul grec fiind unul anthropocentric. Pana in acest moment modelul cosmocentric facuse din om doar un semn alaturi de multe altele, idealul era integrarea in cosmos, modelul anthropocentric va stimuli o cunoastere pre-orizontala asezand omul in centru Varsta romantica - care marcheaza o perioada in care predomina muzica, poezia. Este o varsta caracterizata prin lipsa unitatii dintre continut si forma, contextual acestei varste este dat de proza vietii de constiinta finitudinii ce caracterizeaza lumea romana iar apoi crestina. Lipsa unitatii dintre spirit si forma sa de manifestare se face pe 3 cai: 1. Prin abordarea unor teme legate de prezenta divinitatii, ea este acum rupta de realitatea sociala, arta religioasa a evului mediu adduce in prim plan patimile lui Iisus, ale Mariei si discipolilor lui Iisus, prin tematica religioasa patrund in arta teme noi ca renuntarea, suferinta si moarte. 2. Prin abordarea unor sentimente personale, subiective in poezie unde rupture spiritual devine uneori atat de puternica incat artistul ca subiect creator poate chiar sa clacheze, sa innebuneasca (Holderlin) 3. Prin reflectarea vietii cotidiene prozaice, adica ce face arta moderna Aceste 3 situatii apar pentru ca omul isi pierde atat libertatea cat si personalitatea, el are o singura posibilitate de recastigare a libertatii si anume evadarea in lumea sentimentului, a visului, lucru care a dus la eflorescenta lirismului. Lirismul artei romantic desi lipsit de atributele artei adevarate in sensul grecesc deoarece in el predomina latura subiectiva se apropie mai mult de celelalte forme de manifestare a ideii de religie si filozofie. In acest context Hegel vorbeste despre moartea artei. Arta ar muri in mod inevitabil, topindu-se in filozofie si/sau in religie in momentul in care ea predomina latura subiectiva si abstracta. 6.XII.2013 Ce este arta ? A) Ideologia autonomiei artei * constituie una dintre axiomele cele mai importante ale esteticii moderne * aceasta idee a devenit marca unui mod de experienta estetica distincta fata de modurile prohice, morale, cognitive si religioase * esenta doctrinei consta in ideea ca arta nu are scopuri religioase, morale, cognitive sau orice alt gen de scopuri extraestetice * singura ratiune de a fi o opera de arta este aceea de a fi frumoase, bine structurata, bine scrisa * nu invatam din arta absolut nimic despre viata Arta evolueaza deci in mod exclusiv pe propriile ei fundamente. Arta este prin urmare ceva (o combinatie de imagini, culori, cuvinte, un sistem de semne, o pura fictiune etc) iar lumea reala este altceva. Ideea autonomiei artei promoveaza conceptia care proclama suprematia absoluta a valorii estetice. B) Evolutia doctrinei autonomiei artei a) Beniamin Constant – 1804 ,,Arta de dragul artei fara nici un scop, caci orice scop denatureaza arta'', dar arta atinge un scop pe care nu-l are. b) Victor Hugo – 1830 ,,Romantismul nu e decat liberalismul in literatura – Libertatea in arta, libertatea in societate, iara indoitul tel catre care trebuie sa tinda'' Estetism – L'art pour l'art c) Theophil Gauntier – 1836 ,,Domnisoara de croupin'' – in prefata acestui roman gasim primul manifest al doctrinei autonomiei artei ,,L'art pour l'art'' ,,Un lucru frumos este acela care nu poate servi la nimic, tot ce este util e urat caci este expresia unei nevoi si nevoile omului sunt tridiale si dezgustatoare ca si viata si inferma sa matura'' ,,Nu imbecililor, nu cretinilor ci gusatilor ce sunteti, o carte nu este o supa'' Un roman nu este o pereche de cisme, un sonet nu este o seringa, o drama, nu-i o cale ferata dintr-o metafora, nu-ti faci o scufie de lana, nu te incalti cu o comparatie in loc de pantofi, nu te poti folosi de o antiteza drept umbrela'' W.Pater * reprezentantul cel mai important al autonomiei artei de la sfarsitul secolului XIX * autorul lucrarii ,,Renasterea'' publicata in 1867 ,,Ce inseamna acest cantec sau tablou? Aceasta personalitate, interesanta dintr-o carte pentru mine? Ce efect produce asupra mea? Imi face placere? Cum este natura mea modificata de aceasta prezenta si sub influenta ei?'' Toate operele de arta sunt forte si energii care produc mutatii placute fiecare dintre ele un fel mai mult sau mai putin specifice sau culte. ,,Arta nu se exprima niciodata decat pe pea insasi'', ,,Arta are o viata independenta asa cum are si gandirea si se dezvolta numai dupa directii care ii sunt proprii'' ,,Sfera artei si sfera eticii sunt absolut distincte si sunt separate'' ,,Estetica este superioara eticii, apartine unei sfera mai spirituale, discerne frumusetea unui obiect, este punctul cel mai frumos pe care il putem atinge, chiar si simtul culorii este unul important in dezvoltarea individului decat simtul binelui si raului''. 28.februarie.2014 Estetica si estetizare Modernism si postmodernism. Modernismul este o epoca din estoria culturii europene, secolele 17-18 pana in secolul 20 (1950-1960). Modernismul vizeaza mai punctual lumea artei, apartine unei cronologii a istoriei artei. Modernismul debuteaza din 1860-1870 pana la 1950-1960. Miscarea modernista a fost o tentativa unica de a crea un sistem de valori independent fata de capriciile modei si gustului. Deficienta designului modernist consta in faptul ca a facut ca totul sa para identic, a reprimat diferenta, a standardizat obiectele. Designerii modernisti au adaptat in mod rigid uniformitatea pentru a elimina moda si gustul ca fundamente de productie masinista. Designul modernist a fost caracterizat prin 2 trasaturi esentiale: - Eliminarea ornamentului - Reducerea varietatii de produse la doar cateva sau chiar la un singur design Astazi sistemul Ford-ist de productie a fost inlocuit de modalitati alternative de productie care ofera libertatea de a produce obiecte intr-o societate mare de design fara a implica costuri suplimentare. Benetton nu este strict un producator ci mai degraba o combinatie de agentii de design si distributie pentru imbracaminte produsa de ateliere semiindependente din nordul Italiei. Benetton nu detine depozite cu marfuri ci se bazeaza pe o linie extrem de rapida de comunicare intre punctul de vanzare si cel de productie. Atelierele sunt dotate cu aparatura capabila sa produca oricare dintre designurile diferite ce se cer intr-un an pe piata. Spre deosebire de sistemul Benetton, in cel Ford-ist producatorul proiecta ceea ce consumatorul ar putea cumpara pana in momentul in care produsul nu se mai putea vinde. Estetica modernista a separat in mod radical artele frumoase de cultura de masa, acest lucru apare ca o consecinta a respingerii moderniste a ornamentului si a crearii unui design pur pentru o cultura de elita. Apare astfel o ruptura intre High culture si Low culture. Estetica se defineste astazi dincolo de domeniile specializate ale artei si literaturii in termenii aparentei vizuale si a efectului, a stilisticii si a principiilor structurale. Experienta estetica a devenit esentiala pentru intelegerea modului in care functioneaza capitalismul contemporan. Jan Jadozinski a creat ,,capitalismul de design’’. Inainte capitalismul se fundamenta pe nevoia de bunuri care erau in mare masura imposibil de obtinut si prin urmare ramaneau un obiect al dorintei. Azi odata cu cresterea nivelului de trai este usor sa-ti indeplinesti dorintele. Capitalismul de design este un sistem economic bazat nu atat pe dorinta ci pe creearea mereu a altor si altor dorinte. Satisfacerea unei dorinte deschide apetitul inspre alte dorinte. Prin urmare capitalismul de design se bazeaza pe crearea de dorinte mai degraba decat dorinta in sine. Esteticul este central prin aceasta schimbare in natura capitalismului, in vreme ce inainte capitalismul opera in primul rand in termenii productiei, azi el functioneaza mai mult in termenii consumului. In mod similar daca inainte oamenii se identificau pe ei insisi ca producatori, azi se identifica mai degraba ca si consumatori. Productia, viata si capitalismul insasi devin estetizate asa cum fabricarea dorintei devine indispensabila in fabticarea si vanzarea lucrurilor. Consumul devine o finalitate in sine. Consumerismul nu se mai justifica azi prin valoarea de folosire sau de schimb ci el se autojustifica. Produsele se vand pentru aura estetica pe care o au, consecinta este ca oamenii cumpara mai mult decat au nevoie pentru a-si stabili identitatea. Consumul continuu este motivat estetic. Esteticul stimuleaza dorinta. Economicul si esteticul au devenit azi atat de intim conectate incat e dificil sa spui care il determina pe celalalt. Pentru epoca modernista lucrurile erau foarte clare. Consideratii estetice erau determinate de ceea ce permite economia. Azi economia este condusa e consideratii estetice mai mult decat de orice altceva. Experienta estetica este puternica si determinata pentru ca ea are capacitatea de a se deduce. Frumosul astazi este coergitiv si manipulativ. Estetica si ideologia actioneaza in lumea conteamporana intr-o legatura stransa. Nu exista estetic pur, el este mizat invariabil cu idei si credinte. Esteticul a fost si este folosit de regimurile politice si de sistemul economic. El este azi folosit pentru a fundamenta estetica consumerista a capitalismului de design. Studiu de caz: Papusile Barbie vs Bratz Papusile Bratz contesta ideea ca copii ar fi inocenti (Barbie). Bratz reprezinta o zona a adolescentei rebele in care se va transforma fetita. Bratz sunt reprezentari ale unei estetici a Cool-ului vs unei estetici a Cute-ului. Daca parintii vor ca fetitele lor sa actioneze dragalas(cute), sa fie dependente de ei atunci acestia vor primi papusi Barbie. Copii vor sa fie cool nu cute, vor sa-si impuna propriile lor gusturi diferite de ale parintilor. Reclamele la Bratz acentueaza faptul ca ceea ce parintii vad ca fiind promiscuitate sexuala, copii vad ca fiind atitudine. Pentru copii Bratz sunt cool si pentru ca ele produc parintilor o stare de anixietate. Pentru fetite shopping-ul a devenit un semn al dobandirii maturitatii iar creatorii papusilor Bratz incurajeaza acest lucru creing un numar imens de accesorii. Producatorii angajeaza designeri pentru a contura piata reala de haine astfel incat cumparand ultima tinuta de haine pentru papusi, fetitele invata ce este trendul. Se produce astfel o intalnire intre estetic si ideologic. Fetelor li se ofera posibilitatea unei permanente reconstituiri a propriei lor identitate prin intermediul consumului continuu. 7.martie.2014 Kitsch Milan Kundera – Insuportabila usuratate a fiintei (carte utila pentru a intelege termenul de KITSCH). Gustave Dore – a ilustrat Biblia, a ilustrat Shakespeare. ,,Kitsch-ul este in esenta negatia absoluta a cacatului atat in sens propriu cat si figurat al cuvantului, kitsch-ul exclud din campul sau vizual tot ce e esential, inacceptabil in existenta umana’’. (Milan Kundera – Insuportabila usuratate a fiintei). Termenul este destul de recent, el intra in uz in jurul anului 1860 in mediile artistice din Munchen fiind folosit pentru a desemna un material artistic ieftin. Kitschen inseamna a face ceva de mantuiala iar Verkitschen inseamna a degrada, a maslui. Termenul a fost folosit la inceput pentru a desemna lucrarile efemere si de proasta calitate de duzina in special romanele si nuvelele sentimentale precum si echivalentele grafice ale acestora. De abia dupa 1900 termenul devine unul international dedicanduise dupa anii 1830 o serie de studii. Cel mai important apartinand lui Clement Greenberg publica in 1939 eseul Avangarda si kitsch. Procesul a demarat inca de la inceputul secolului 19 cand a inceput sa devina tot mai evidenta ruptura dintre artele frumoase si ‘’artele de masa’’. Sistemul academiei care patrona artele frumoase se schimba treptat incepand sa produca arta si pentru clasa de mijloc a burgheziei aflata intr-o puternica ascensiune. Tot mai multe tablouri vor fi expuse in saloane si vandute membrilor clasei de mijloc. Artele de masa vor continua traditia neoclasica sub patronajul academiei in vreme ce artele frumoase se vor dezvolta prin opozitie cu aceasta traditie. Revolta fata de stilul neoclasic va atinge un moment de varf prin Manet si impresionisti. Noii artisti vor produce de acum inainte in afara sistemului academic intrecandu-se in inentarea de noi conventii stilistice si noi filozofii ale formei. In zona neoclasicismului si a stilurilor care evolueaza din acesta (academism,pompierism) pictura se transforma tot mai mult intr-o sticla transparenta prin care privitorului i se ofera o poveste. Dupa impresionism si in special dupa Sezan, noua arta se indeparteaza total de neoclasicism. Noua arta refuza sa mai spuna o poveste iar atunci cand o face refuza sa o idealizeze, prin aceasta ea devine tot mai dificil de receptat, despartindu-se de gustul maselor. Clement Greenberg – avangarda si kitsch. Distinge intre: - kitsch pe care il foloseste in sensul de lucruri fara valoare, nimicuri la moda. ‘’Cultura formala’’ adica cultura unei minoritati libere cultivate a carei ultima incarnare o constituie avangarda. – cultura populara in sensul de folclor Kitschul este un produs esential modern, un produs al revolutiei industriale care a urbanizat masele din Europa si America stabilind ceea ce se numeste cultura generala. Kitschul a fost inventat pentru a veni in intampinarea noii forte de munca proletarizate care preseaza societatea pentru a-i furniza un gen de cultura potrivita pentru consum. Pentru a raspunde acestei cereri a noii piete este creata o noua marfa: kitschul destinata celor care insensibili la valorile culturii originale se arata dornici de diversiunea pe care o astfel de cultura o poate oferi.Nici expresie originala a artistilor, nici mostenire legitima a folclorului, kitschul nu seamana cu nimic altceva, el este o marfa produsa in serie standardizata avand drept unica ratiune profitul. Kitschul nu reprezinta deci cultura originala iar obiectul pe care il ofera audientei urbane este doar un substitut al lucrului real. Arta autentica este pentru Greenberg este arta de avangarda, aceasta este inainte de toate detasata de restul culturii moderne care in contextul epocii industriale reduce toate valorile la cele utilitare si care in societatea capitalista reduce toate valorile la valoarea de piata. Prin intermediul acestei detasari, arta de avangarda functioneaza ca un ecran protector fata de ceea ce a mai ramas din valorile traditionale. Functia cea mai importanta a avangardei nu a fost aceea de a experimenta ci de a gasi calea dealungul careia sa fie posibil sa se pastreze cultura vie in mijlocul violentei si confuziei ideologice. Arta de avangarda se detaseaza astfel de societate devenind autonoma. Avangarda-kitsch. - Avangarda este abstracta in vreme ce kitschul favorizeaza in mod ostentativ reprezentarea - Avangarda este reflexiva in vreme ce kitschul este imitativ - Avangarda este introvertita(este despre sine), despre mediumul sau in vreme ce kitschul este extrovertit(despre lume), fiind introvertita avangarda este detasata si dezinteresata fata de cotidian in vreme ce kitschul reprezentand lumea este implicat in cotidian. Prin urmare avangarda este autonoma sau ‘’arta pura’’ in vreme ce kitschul este heteronom sau impur - Avangarda este angajata fata de valorile generale ale culturii fata de care kitschul este indiferent. Greenberg identifica valoarea artei originale in capacitatea acesteia de a provoca un raspuns activ din partea spectatorului. Pentru a atinge acest deziderat ea trebuie sa fie dificila in vreme ce kitschul poate fi gustat fara nici un efort. 14.martie.2014 D. Mcdonald(carte: O teorie a culturii de masa - 1953) (carte: Milan Kundera – Insuportabilausuratate a fiintei) Ceeacenumea Greenberg ‘’culturaformala’’ devine la Mcdonald ‘’High culture’’iarkitschuldevinecaterminologiemaiintai ‘’culturapopulara’’ iarapoi ‘’cultura de masa’’. Mcdonaldisimanifestanemultumireacapromisiunilerevolutiilor de stanga nu s-au materializat, conditii in care cultura de masaestesuspectata de puterioculte. Cultura de masaestedescrisaca un instrument al dominariisociale care nu doarcaexploateazamasele de consumatori, dar ii siintegreazaintr-o culturainferioara de clasa.Cultura de masaestevazutaastfelca un puternic agent de control social.Trasaturadefinitorie a culturii de masaesteaceeacaeaesteprodusa direct pentruconsum la felcaguma de mestecat. Mcdonalddistingeintrearta de avangardasiartaacademica. Arta de avangardaeste o subcategorie a arteiinaltecare reactioneaza fata de raspandireaartei de masaprinsustinereavalorilorculturiiinalte in special a valoriiexpresieiindividuale. Artaacademica (kitsch) estesiea o reactie fata de arta de masa, dar in vremecearta de avangarda se indeparteaza de arta de masadevenind din ce in cemaiputinaccesibila, artaacademica se apropie de masedevenind tot maiaccesibila. Aceastamiscare o compromite in cele din urmadeoareceartaacademica nu face decatsareciclezeartainalta de ieri in termeniiformeifacandu-se vinovata de artificialitate, impersonalitate.Trasaturaesentiala a artei de masaestedeci de gasit in insusistatutulei de marfaconceputapentruconsumul de masa. Pentru a-sirealizaesenta, adicapentru a se acomoda la unnumar cat mai mare de consumatori, arta de masatrebuiesatinteascainspregasireaunuinumitorcomun al gustuluisensibilitatiisiinteligenteiauditoriuluiei potential. ZiceMcdonald: Bineintelescaacestnumitorcomun se presupunecaeste cat maiscazut. Prinurmare conform acesteilogiciproduseleculturii de masa nu numaicavoromogenizaaudienta, dar o voromogenizaintr-o zonainferioara a gustuluisensibilitatiiinteligenteiinfantilizand-o. Irwine Howe (1948 – Note asupraculturii de masa). El dezvolta o analiza a manipulariipsihologice de inspiratieFroidiana.Intrebandu-se cum au reusit Hitler si Stalin samanipulezemasele, Howe se arataprofundingrijorat de faptulcaarta de masa (filme, carti, reviste, postere) nu estealtcevadecat propaganda care perpeteazapasivitateasifarimiteazapersonalitateaadaptandoamenii la un status Quo. Howe da glasuneiadintrecelemaiputernicetemeri ale intelectualilor din secolul XX, aceeacacultura de masa nu face altcevadecatsadepersonalizezeindividul. Argumente contra kitschului 1. Argumentulmasificarii are 7 pasi: a) obiectul kitsch este un obiect al culturii de masamanufacturat in serie. Este in naturakitschuluisa fie creat in serie b) toateobiectelefacute in seriesuntconceputepentruconsumul de masa al unuinumar cat mai mare de oameni c) pentru a fi consumat in masaprodusul in serietrebuiesa fie creatastfelincatsavina in intampinarea a ceeaceestecomununuinumar cat mai mare de oameni d) ceeaceestecomununuinumar cat mai mare de oameni nu estecompatibil cu expresiaindividuala e) prinurmarekitschul nu estecompatibil cu expresiaindividuala, decikitschul nu esteartaoriginala f) pentru a se adresauneiaudiente cat mailargiobiectul kitsch trebuiesagraviteze in jurulunuinivel cat maiscazut al gustului, inteligentei, sensibilitatii g) pentru a rivaliza cu kitschulartatrebuiesagraviteze in jurulunuinivel cat maiinalt al gustului, sensibilitatii, inteligentei 2. Argumentulpasivitatii, 3 pasi: a) daca x estearta el incurajeazaparticipareaactiva a spectatorului (remarcareadetaliilor, recunoastereanuantelor, interpretarea, provocarea, soculetc) b) dacakitschulesteconceputpentru a fi accesibilatunci el incurajeazapasivitateaspectatorului (participareanonactiva) c) kistchulincurajeazapasivitateaprinurmare el nu estearta 3. Argumentullibertatii a) Daca nu existaautonomieestetica , nu existaniciautonomiemoralasaupoliticadeci nu existalibertate b) Dacaexistaautonomieesteticaexistajoculimaginatieisireflexiei c) In ceeaceprivestekitschul nu existajoculimaginatieisireflexiei. Prinurmare nu existaautonomieestetica d) In ceeaceprivestekitschul nu existaautonomiemoralasaupoliticadeci nu existalibertate 4. Argumentulsusceptbilitatii a) daca nu suntemcapabilisanemobilizamcapacitatile imaginative si reflexive, atuncisuntemobligatisaacceptamsituatiilecaataresireprezentarile de situatiicaaratandmodul in care lucrurilesuntdefapt b) kitschul nu incurajeazamobilizareacapacitatilor imaginative si reflexive c) prinurmare in cazulkitschuluisunteminclinatisaacceptamreprezentarile de situatiicaaratandmodul in care lucrurilesuntdefapt 5. Argumentulconditionarii a) Dacaanumitestereotipurisipovestisuntrepetate la nesfarsitelevorconstrui o imagine a unorcircumstant/realitatisociale/realitaticulturaleimposibil de schimbat b) Kitschulrepeta la nesfarsitastfel de stereotipurisipovesti c) Prinurmarekitschulconstruiesteimagineaunorcircumstanteimposibil de schimbat 21.martie.201 Celebrarea culturii de masa Intelegerea kitschului ca un stil derivat din stilurile artei inalte, un stil imitativ standardizat etc. si prin urmare radical inferior fata de creativitatea si inovatia proprie culturii inalte este definitorie pentru estetica traditionala. In cadrul acestei estetici aparitia kitschului a fost blamata pentru epuizarea solidaritatii morale necesare unei culturi sanatoase pentru dezradacinarea traditiilor folclorice si etnice pentru amenintarea pe care o reprezinta pentru cultura inalta. Mai recent insa (dupa anii 1950) atat o parte a teoreticienilor si artistilor au atacat mitul unei ierarhii culturale de care depinde inevitabil aceasta lectura negativa a kitschului. R. Williams Williams incearca sa treaca de la perspectiva moderna a culturii ca invecinata cu arta inspre o perspectiva mai larga, antropologica si sociologica a culturii inteleasa ca indicand un intreg mod de viata. Acest al doilea sens al culturii are meritul de a pune in lumina un sistem general si de a pune sub semnul intrebarii paradigma dominanta conform careia cultura era echivalata in mod exclusiv cu cultura inalta. W. Benjamin Opera de arta in epoca reproducerii mecanice (eseu) Benjamin incearca pentru prima data o apropiere pozitiva de cultura de masa. Operele de arta sunt accesibile astazi in milioane de copii produse cu ajutorul tehnologiilor moderne. Care sunt consecintele pentru arta a acestei revolutii tehnologice declansata odata cu aparitia fotografiei? Replicile in serie prin intermediul tehnologiilor moderne au subminat intreaga structura a artei. Benjamin crede insa ca problema trebuie pusa intr-o modalitate fundamental noua ca urmare a dezvoltarii fara precedent a tehnologiilor de comunicare. In teoria sa, masele devin punctul de referinta din care poate fi redefinita functia sociala a artei ‘’postestetice’’. Masele sunt subiectul unei arte postestetice si sunt de asemenea destinatarii acesteia. Categoria centrala a operei de arta traditionale care devine inadecvata pe de o parte ca urmare a reproductibilitatii mecanice iar pe de alta parte ca urmare a experientei masei este ‘’aura’’. Experienta aurei este presupusa de catre operele de arta traditionale. Benjamin argumenteaza ideea ca venerabilul si traditionalul obiect de arta al culturii traditionale a fost dezbracat de aura sa ca urmare a usurintei si exactitatii cu care poate fi reprodus prin intermediul tehnologiilor moderne. Functia artei se adapteaza in concordanta : de la ritual, care a fost la origine suportul valoric al artei , la cultul frumusetii care apare odata cu renasterea pana la aparitia fotografiei in urma careia opera de arta se emancipeaza de orice existenta parazitara. Realismul care rezulta din fotografie si film transforma vechiul adorator al artei in privitorul critic de astazi. Benjamin anticipeaza mutatiile cognitive care insotesc transformarile artei in societatea industriala moderna. El incearca sa individualizeze trasaturile sociale si structurale care disting cultura de masa de alte tipuri ale culturii ‘’inalte’’. El isi propune sa creeze un set de standarde prin intermediul carora sa putem judeca cultura de masa in proprii ei termeni. Tehnologiile de reproducere mecanica au inaugurat o noua epoca a perceptiei senzoriale. Modelele lui Benjamin sunt radioul, filmul si fotografia. El incepe prin a se intreba asupra modalitatii in care estetica afecteaza ideologia in cultura de masa. Aura constituie ‘’acel aici si acum al operei de arta, unicitatea ei in locul in care se afla’’. Autenticitatea apare ca o consecinta a aurei. Reproducerea mecanica produce dispersia acesteia in milioane de copii, facand din autenticitate un concept lipsit de semnificatie. Nemaifiind legata de o locatie fizica specifica opera de arta poate fi actualizata prin intermediul imaginilor ei care nu mai au nimic deaface cu originile ei. A.Malraux Dezvolta o celebra teorie a ‘’muzeului fara ziduri’’ sau a ‘’muzeului imaginar’’ alcatuit tocmai din milioanele de copii dupa capodoperele tuturor timpurilor. Muzeul imaginar continua procesul initiat de muzeul fizic facand accesibila individului arta la care inainte nu avea acces. 28.martie.2014 Kitschul si pictura O teorie a kitschului trebuie sa explice de ce atat de multi oameni sunt atrasi de kitsch si de ce in ciuda succesului sau, kitschul nu este acceptat ca fiind arta. I. Distingem mai intai intre 2 lucruri: Instructiunile privind ce anume sa picteze (ce gen de obiecte/teme se pledeaza mai usor ca subiect pentru kitsch) si cele privind cum anume sa picteze (stilul). Avand in vedere ca azi atat stilul figurativ cat si cel nonfigurativ sunt la fel de legitime, prima intrebare ar fi daca ele trebuie sa picteze o pictura figurativa sau una nonfigurativa? Raspunsul este evident: este mult mai dificil sa producem o pictura kitsch abstracta decat una figurativa. Daca toate obiectele/temele sunt in mod egal potrivite pentru a fi prelucrate de catre kitsch? Ce au toate aceste subiecte/teme in comun? Toate sunt incarcate cu o emotie puternica. Subiectele abordate in mod tipic de kitsch sunt considerate ca fiind in general frumoase(cai, femei cu picioare lungi, etc.), atractive(apusuri de soare, flori, etc.), dragute(catei, pisicute, etc.) sau incarcate emotional(mame cu copii mici, copii cu ochi in lacrimi, etc.). Deci, primul sfat ar fi sa-si aleaga un subiect incarcat cu emotie care atrage un raspuns emotional. Ce am putea adauga la acest sfat? Sa luam de exemplu tema copilului care plange. Il vom sfatui sa aleaga un copil dragut si nu unul bolnavicios. Plansul nu trebuie sa fie iritant, isteric ci linistit, usor. Pictorul trebuie sa evite aspectele neplacute si deranjante ale realitatii lasandu-le doar pe cele pe care le putem usor identifica. Kitschul vine in intampinarea sentimentelor si credintelor noastre si nu-si propune sa le interogheze si sa le disturbe. De aceea catelusii sunt de preferat cainilor, pisicutele pisicilor, s.a.m.d. O alta trasatura a kitschului consta in universalitatea emotiilor pe care le suscita. Consumatorul obisnuit al kitschului este satisfacut nu doar pentru ca raspunde spontan ci si pentru ca stie ca raspunsul sau este unul corect. El stie ca este miscat la fel ca toti ceilalti. Definitia lui Kundera cu privire la kitsch: Kitschul da nastere la 2 lacrimi ale induiosarii. Prima lacrima spune: ce frumos e sa vezi niste copii alergand prin iarba! A 2-a lacrima spne: ce frumos e sa te induiosezi impreuna cu intreaga omenire la vederea unor copii alergand prin iarba! A 2-a lacrima are darul sa faca din kitsch adevaratul kitsch. Infratirea tuturor oamenilor pe aceasta lume nu va putea fi intemeiata decat pe kitsch. Scopul kitschului nu este acela de a crea nevoi si asteptari noi ci de a le satisface pe cele existente. Kitschul nu lucreaza cu idiosincraziile individuale. Din moment ce scopul kitschului este acea de a multumi un numar cat mai mare de consumatori, el actioneaza in zona celor mai comune trasaturi. Kitschul universal actioneaza asupra impulsurilor umane bazale, respectiv asupra credintelor religioase, a convingerilor politice, de rasa sau nationalitate. Kitschul exploateaza subiecte universale cum ar fi nasterea, familia, dragostea, nostalgia, etc. Probabil cea mai vizibila zona a kitschului este kitschul crestin exemplificat de Isusi din plastic, picturi cu Fecioara Maria, scene ale crucificarii, iepurasi, oua care combina elementele universale ale kitschului cu simbolismul crestin. Conditia numarul unu: Kitschul reprezinta obiecte sau teme care sunt incarcate cu un grad inalt de emotie. II. De ce sunt oamenii atrasi de kitsch? Raspunsul pozitiv depinde nu doar de ceea ce este reprezentat ci si de modul in care este reprezentat. Pentru ca spectatorul sa reactioneze in modul in care se sponteaza, el trebuie sa fie capabil sa recunoasca obiectul reprezentat/tema reprezentata. Ceea ce caracterizeaza kitschul este faptul ca subiectul poate fi identificat instantaneu si fara vreun efort. Care sunt criteriile acestei identificabilitati? In primul rand reprezentarea trebuie sa fie una ingrijita. Se presupune ca artistul este unul competent. Competenta nu este insa suficienta. Nu orice apus de soare pictat in mod competent este un kitsch. Care ar fi constrangerile stilistice pe care trebuie sa le urmeze pictorul petru a crea un kitsch? Greenberg spunea ca ,,kitschul se schimba odata cu stilul dar ramane mereu acelasi’’. Se sugereaza ca kitschul este indiferent la stil, totusi unele stiluri artistice sunt evident mai potrivite decat altele. Pentru a crea o pictura kitsch vom avea mai mult succes daca vom apela la conventiile stilistice ale romantismului/naturalismului/realismului de mijloc de secol XIX. Putem trage concluzia ca kitschul presupune un mod de reprezentare foarte realist? Depinde insa ce anume intelegem prin realism. Prin realism intelegem un mod de reprezentare care este in mod particular ‘’conform cu natura’’. Teoreticieni importanti ai artei au demonstrat ca realismul are putin de a face cu imitatia, ca realismul este mai mult o chestiune de conventie la fel ca alte moduri de reprezentare. Mai mult chiar, e dificil sa identificam trasaturile stilistice ale kitschului cu asemanarea mimetica. Ochii copilului care plange sunt disproportionat de mari iar lacrimile sunt de 5 ori mai mari decat in realitate. De asemenea kitschul este foarte putin preocupat de detalii, el poate fi foarte greu considerat ca fiind realist sau naturalist, intr-un sens rational. Kitschul foloseste in mod invariabil cele mai comune conventionale si testate canoane de reprezentare. Orice indepartare de aceste canoane este de nedorit pentru ca kitschul sa-si atinga efectul spontat. Descifrarea picturii trebuie sa se produca fara nici un efort, kitschul trebuie sa vorbeasca intr-o limba accesibila tuturor. Orice originalitate si inovatie artistica este exclusa. Conditia a doua. Obiectele/temele reprezentate trebuie sa fie identificabile in mod instantaneu si fara efort. III. Sunt aceste doua conditii suficiente? Nu doar kitschul ci si multe opere de arta le vor satisface. Prin urmare, pentru a istinge kitschul mai avem nevoie de o conditie. Trebuie sa ne intrebam ce anume distinge kitschul fata de opere de arta respectabile in care sunt reprezentate subiecte cu un grad mare de incarcatura emotionala si conform conventiilor acceptate in prezent. Nelson Goodman: - ,,Atunci cand parasim expozitia unui artist important lumea in care intram nu este aceeasi lume pe care am lasat-o atunci cand am intrat; vedem totul prin prisma acestor lucrari’’. - ,,Picturile care nu sunt revolutionare pot avea calitati care ne fac sa vedem oarecum diferit, sa discernem diferentele si sa facem conexiuni pe care nu le puteam face inainte, sa vedem lucrurile in termenii unui nou model’’. 4.aprilie.2014 Design si kitsch Dincolo de diversitatea formala si functionala a produselor, acestea se constituie in primul rand ca o forma de comunicare. De aceea, probabil nu intamplator cuvantul design provine din latinescul designare, avand radacinile in prepozitia de si in substantivul signum care inseamna semn. Semnul realizeaza comunicarea la toate nivelurile cunoasterii. Designul modern a debutat in prima jumatate a secolului XX prin promovarea unei conceptii bazate pe o respectare riguroasa a unei relatii forma-functie strict rationala. Ceea ce se edita in mod deliberat era polisemia obiectelor receptate ca semne descurajand elementele decorative de forma sau imagine considerate superflue sau vetuste, straine rigorii functionaliste. Prin promovarea formelor rationalist functionaliste designul industrial de inceput de secol XX afirma despartirea de diferitele elemnte simbolice sau cu pretentii ornamentale aplicate in exces formei obiectelor. Acest lucru era considerat depasit, fiind asociat gustului mic burghez de secol XIX. In secolul XIX erau ‘’impodobite’’ in exces chiar si noile produse industriale (de la cele mai simple scule pana la masini sau locomotive). Aceasta ideologie este afirmata cel mai convingator de scoala de la Bawhaus (1913-1933) sub sloganul ‘’Arta si tehnologie – o noua unitate’’. Auhaus considera adaugarea unor ornamente care ‘’ingroasa’’ abuziv semantica obiectului-semn nu face decat sa polueze estetic produsele nefind compatibila cu demersul designului industrial. Cu o influenta considerabila pana azi Bauhaus-ul a fost prima scoala, prima filozofie care a pus un accent clar pe responsabilitatea sociala a creatorului. Acest lucru a fost asociat ideii ca produsele industriale oferite marii mase de consumatori trebuie sa ramana aproximativ neutre ca interpretare socio culturala sau conotativ simbolica. Aceasta orientare s-a constituit ca o trasatura generala privind maniera austera, sobra de abordare a designului produselor fie industriale fie de consum general. Aceasta orientare conferea produselor vazute ca semne de comunicare tendinta spre monosemie. Dupa anii 1950-1860 se accentueaza tot mai mult o tendinta inversa, aceea de a conferi obiectelor de serie o incarcatura culturala respectiv o noua identitate bazata pe o valoare simbolica care sa stimuleze receptarea empatica a acestora. Astfel produsul era considerat ca avand pe langa valente tehnice si economice, si o valenta psihologica. In deosebi bunurile care sunt destinate sa satisfaca nevoi legate de respectul de sine, de stilul de viata si de pozitionarea in societate poseda o dimensiune psihologica. Ele se deosebesc prin stil si sunt supuse evolutiei modei. In acest sens anumite tipuri de bunuri de uz curent devin purtatoare ale unor simboluri de comunicare semnificate pe planul afirmarii sociale(de la bijuterii pana la automobile). Diferentierea implica o multitudine de solutii de design si finalizare estetica: modificari, stiluri noi, etc. in cadrul unor game de produse ce poate fi astfel propusa unor segmente diferite de piata in variante diferite. In aceasta noua optica se porneste de la constientizarea faptului ca receptarea cultural simbolica a obiectelor este in firea lucrurilor. Astfel pe langa calitatea si performantele dorite sunt avute in vedere si date privind incarcatura semantica a produsului care poate stimula modul de receptare a perceptiei imaginii acestuia. Toate aceste date se pot grupa pe cele 3 dimensiuni ale obiectului ca semn: sintactica, pragmatica, semantica. Aceste 3 dimensiuni se regasesc in 3 cazuri limita: formalismul, functionalismul si stilismul. Formalismul – apare atunci cand dimensiunea sintactica este dominanta, celelalte 2 fiind secundare (pragmatica si semantica). Preponderenta dimensiunii sintactice face ca formalismul sa se distinga prin evidentierea unei structuri rationale a formei in raport cu destinatia si functia obiectului. Functionalismul – dimensiunea pragmatica este dominanta in designul produselor. Functionalismul raspunde unei viziuni pragmatice asupra lucrurilor, produsul fiind exploatat in scopul satisfacerii nevoilor si intereselor utilizatorului. Atat formalismul cat si functionalismul pot raspunde unor efecte estetice, dar ele sunt secundare. Stilismul – dimensiunea semantica se distinge ca dominanta in infatisarea produselor. Stilismul se bazeaza pe convingerea ca un obiect poate fi semnificat si receptat prioritar pe plan emotional afectiv prin trasaturile de stil. Acest mod de receptare sau perceptie se adreseaza sensibilitatilor, dorintelor si intentiilor consumatorilor, activand in mod direct empatia acestora. Dimensiunea simbolica si de comunicare a unui produs Factorii sociali au un impact extrem de important asupra dimensiunii semantice/simbolice a unui produs. Aceasta influenta este legata de evolutia procesului de comunicare prin obiecte semne sau simboluri asociate unor credinte, ierarhii, ritualuri, etc. Oamenii au folosit din totdeauna diferite simboluri pentru a semnifica statutul, calitatile, pozitia sociala, apartenenta la un grup sau comunitate (etnica, religioasa, profesionala, etc.). Aceste obiecte-semn asociate comunicarii unor valori culturale semnifica urmatoarele: - Manifestarea de catre om a identitatii sale social culturale - Manifestarea statului sau social prin care se distinge in societate (ca valoare, putere, importanta, autoritate, etc.) - Marcarea vizibila a unui eveniment de viata legat de trairea, apartenenta, incadrarea si evolutia sa sociala Aceste semne-simboluri au fost practicate din timpuri preistorice, dar se regasesc si in cadrul societatii moderne. Avem astfel azi simboluri de tip oficial si in egala masura simboluri ale unei imagini vizuale (de la tatuaje pana la diverse accesorii) la moda aplicate aproape oriunde pe corpul uman. Aceasta realitate semnifica o legatura profunda a acestui tip de manifestare cu firea si viata oamenilor. Putem observa ca radacina comuna a acestui tip de manifestari este ancorata in nevoia naturala de identificare si comunicare ca trasatura fundamentala a fiintei umane. Exchivarea exagerata a influentei acestor factori pe dimensiunea simbolica in conceptia produselor este una dintre principalele cai de generare a fenomenului kitsch. Numitorul comun al acestor manifestari este o fantezie arbitrara si abuziva afisata extravagant fortand asocieri inadecvate e forme cu conotatii cultural simbolice disparate. Viata sociala nu poate fi insa despartita de valorile ei culturale. Reflectarea inerenta a acestor valori in conceptia si designul obiectelor le determina in mod inevitabil infatisarea, receptarea si ciclul de viata ca produse destinate consumului. Incepand cu anii 1950-1960 o buna parte a designului de succes si-a propus patrunderea in spatiul psihosocial al consumatorilor. A inceput astfel procesul seducerii consumatorilor prin efecte de stil imprimate produselor pentru a fi mai bine vandute. Acest lucru a dus inevitabil la caderea in pacatul cosmetizarii comercial estetice a produselor care a determinat o alunecare spre kitsch. Acest lucru a devenit din ce in ce mai prezent in conditiile globalizarii, comercializarii si consumului care activeaza goana dupa senzational prin specularea la maxim a diferentelor si interferentelor culturale. In aceste conditii apare impostura semantica si estetica pe care o constituie kitschul numit de Umberto Eco ‘’minciuna estetica’’. Invazia kitschului adanceste insensibilitatea fata de cultura adevarata printr-o serie de simulatre facile ieftine oferite maselor de consum la diverse sarbatori, evenimente, obiceiuri, etc. Pe de alta parte dimensiunea simbolica a produselor ajunge sa fie ea insasi motiv al unui context conflictual: pe de o parte functionalistii promoveaza cu prioitate valoarea e utilizare si se impotrivesc atributelor simbolice ale produselor. De cealalta parte aparatorii modei simbolice incurajeaza promovarea unor noi semne cu noi conotatii seducatoare, la moda aducatoare de profit. In aceste conditii este dificil pentru designeri sa gaseasca un echilibru intre dimensiunile valorii de folosinta si cele legate de receptarea semantica a produselor pe piata. Designerii trebuie sa evite cele 2 extreme: extrema rigorismului exagerat gen Bauhaus cat si alunecarea in ‘’infrumusetarea’’ si simbolizarea excesiva. In concluzie designerul nu poate face abstractie, astazi, de fenomenul real psiho-socio-economic al consumismului. El este obligat sa aprofundeze acest fenomen proiectandu-l pe planul unor elemente autentice de cultura prin abordarea conceptuala justa a obiectului ca semn. 11.aprilie.2014 Curente ale esteticii moderne si contemporane Modernitate Inca de la aparitia sa notiunea de modernitate urmeaza 3 directii semantice: 1. Presupune o relatie de ruptura sau de continuitate cu un trecut perceput ca referential. Termenul apare in secolul XIV in limba franceza veche si deriva din latinescul modernus care la randul sau deriva din latinescul modo (recent, tocmai, acum) si din latinescul modus (masura). Modernus era folosit in evul mediu in sensul de actual prin opozitie cu primele timpuri ale bisericii crestine. Termenul servea unei nevoi de periodizare, dar avea si o conotatie axiologica (timpurile trecute erau privite pozitiv si ca un model de egalat pentru cei din prezent). 2. Apare in renasterea carolingiana din secolul XII. Atunci apare termenul de modernitas iar raportul cu antichitatea devine unul de asimilare si de depasire pe baza unui model crestin de intelegere a istoriei. 3. Apare in evul mediu in lexicul ecleziastric acordand modernitatii un statut intermediar aflat in asteptarea si pregatirea unei epoci viitoare si finale care va restaura gloria timpurilor antice. In secolul XV in contextul renasterii antichitatea se distinge tot mai mult ca un model de imitat intr-un raport care se stabileste prin opozitie fata de evul mediu. ‘’Disputa’’ anticilor cu modernii In contextul culturii clasice franceze de secol XVIII se contureaza doua grupari: cea a ‘’anticilor’’ care dezvolta un adevarat cult al artei antice si cea a ‘’modernilor’’ care deschid calea principiilor ratiunii individualiste. Modernii vorbesc despre superioritatea inspiratiei crestine fata de arta grecoromana. Aceasta disputa aduce in dezbatere notiunile de progres si de contemporaneitate. Se impune tot mai mult convingerea ca a fi modern inseamna a apartine timpului tau. In secolul XVIII apar proverbul de ‘’a moderniza’’ si termenul de modernism. Se impune in constiinta omului de cultura ideea prezentului inteles ca o spirala deschisa inspre infinit. In secolul XIX romantismul isi afirma identitatea fata de o antichitate considerata ca fiind clasica. Dragostea fata de evul mediu crestin si fata de natura modeleaza psihologia unei generatii care se afirma nu contra trecutului ci contra propriului ei prezent. Definitia modernitatii in acest context pune in evidenta in primul rand o atitudine, o sensibilitate fata de prezent. Baudelaire (Pictorul vietii moderne – eseu) El foloseste termenul de flaneur (vagabond urban) facand referire la artistul urban. Modernitatea nu-si mai propune sa desemneze o perioada istorica in/prin opozitie cu altele. Prezentul nu mai exista in raport cu trecutul ci prin el insusi. Modernitatea nu are nimic de invatat de la trecut, ea se naste din prezent. Ea este cea care confera prezentului caracterul sau prezent. Modernitatea devine realmente imperativa. In secolul XIX modernitatea estetica/critica se distanteaza treptat de modernitatea sociala considerata ca fiind decadenta. Definitii ale modernitatii Regasim 5 mari definitii in care se pot grupa intelesurile modernitatii: 1. Modernitatea politica (democratica) aparuta in secolul XIX 2. Modernitatea sociala (nascuta din progresul tehnologic, din revolutia industriala, din forta burgheziei si din economia capitalista) 3. Modernitatea ca ansamblu de curente culturale sau estetice (modernism) 4. Modernitatea ca stil - modern style (colajul in artele plastice, versul alb in poezie, atonalitatea in muzica, s.a.m.d.) 5. Modernitatea in calitatea ei de constiinta si instanta de reflectie. a. Modernitatea rationala b. Modernitatea hermeneutica (a privi lumea cu suspiciune ca pe un mesaj pe care trebuie in permanenta descifrat) c. Modernitatea mesianica (care infrunta istoria si este purtatoarea sperantei) d. Modernitatea critica (Nietzsche – printre cei mai cititi scriitori) Modernitatea filozofica Nietzsche, Marx, Freud – printre cei mai mari maestri ai suspiciunii. Cei 3 dezvolta o indoiala sistematica si demistificatoare. Ca o consecinta a acestei indoieli interpretarea devine o forma de intelegere a lumii. Optand pentru calea interpreatarii modernitatea este condamnata la o deschidere infinita si la imposibilitatea de a avea continuturi fixe. Hermeneutica moderna scutita de orice recurs la autoritate obliga la formularea de judecati susceptibile de a fi mereu reconsiderate. Nietzsche. ’’Dumnezeu a murit’’ Marx. ‘’Tot ce e solid se volatilizeaza. Tot ce este sacru este profanat’’ Modernitatea estetica Arta moderna se manifesta ca o schimbare a constiintei estetice, a scopului si functiei artei. Schimbarea radicala consta in abandonarea figurarii si trecerea la o arta nonobiectiva. Arta moderna vizeaza reintoarcerea la esenta lucrurilor, la esenta fara reprezentare. Subiectul picturii moderne nu mai este subiectul reprezentat ci pictura insasi, actul de a picta. Astfel estetica dispare pentru a lasa lumea sa se arate in adevarul ei. In mod paradoxal aceasta arta nu este o arta indepartata de lume, initenigibila ci lumea insasi in adevarul ei. De aceea spectatorul devine egal cu artistul, el nu-i poate cere artistului sa interpreteze lumea ci este obligat sa judece el insusi si sa accepte sau nu lumea. In arta moderna adevarul il inlocuieste frumosul. Trecerea de la frumos la adevar inseamna si trecerea pentru spectator de la confortul unei opinii colective la necesitatea unei judecati personale. Spectatorul nu se mai poate refugia in spatele unui consens estetic care a dominat cultura occidentala si l-a modelat pe el ca spectator. Th. de Duve ‘’legea modernului: fa ceva, orice, dar fa-o in asa fel incat ceea ce faci s poata fi numita arta. Si fa-o astfel incat prin ceea ce faci, un obiect frumos sau urat sa faci sa se simta ca el ti-a fost impus de o idee care sa constituie regula sa’’ Aldorno ‘’spiritul operelor de arta nu consta in ceea ce ele semnifica nici in ceea ce ele doresc ci in continutul lor de adevar’’ 9.mai.2014 Curente ale esteticii moderne si contemporane Traditia Modernitatea Postmodernitatea Traditia(pana la secolul XIII) Modernitatea(secolul XIX si prima jumatate a secolului XX) Postmodernitatea (dupa anii 50 pana in zilele noastre) Existenta dispalata a operei de arta in colectii particulare Aparitia muzeului Negarea muzeului. Iesirea in spatiul public Domnia canonului Experimentarismul continuu Egala raportare la traditie si la nou Idealul clasic de frumos Explozia(pulverizarea) frumosului Propriul ideal estetic Puritatea genurilor artistice Amestecul genurilor artistice Teoretizarea unor noi genuri artistice Dominatia modelului teoretic Subiectivitatea Tirania obiectului Crearea placerii estetice ca obiectiv Atenuarea interesului fata de receptor. Implicarea lui in construirea sensului Arta de consum Unicitatea sensului Multiplicarea sensurilor Codificarea, suprematia grilei de interpretare Autonomia domeniului artistic Permisivitatea fata de contaminare Distanta luata fata de High Culture Obiectul are o identitate naturala Obiectul poate fi contextualizat Accentul poate cadea pe orice obiect Dependenta fata de regula, conventie, canon Principiul subminarii continue a conventiilor Postularea unor conventii Raportarea necesara la traditie Principiul discontinuitatii Citarea si autocitarea. Raportarea egala la toate stilurile Arta si artistul la granita dintre modern si contemporan In secolul XVIII se teoretizeaza pentru prima data granita care separa artele frumoase de mestesuguri. Secolul XIX transforma artele frumoase in ARTA inteleasa ca un domeniu independent si privilegiat al spiritului. Acest domeniu se separa definitiv de cel al artizanului si este sanctificat ca fiind una dintre cele mai mari vocatii spirituale ale umanitatii. Prin contrast imaginea artizanului isi continua declinul. In cele din urma esteticul care s-a construit prin transformarea gustului rafinat intr-o forma speciala de contemplatie detasata devine parte a elitelor culturale, un gen de experienta superioara atat stiintei cat si moralitatii. Aceste transformari sunt acompaniate de transformari corespunzatoare la nivelul institutiilor si comportamentului. Pe masura ce institutii cum ar fi muzeul sau filarmonica se raspandesc in Europa si America tot mai multi membri ai clasei de mijloc invata comportamentul estetic adecvat. Arta ca revelatie mantuitoare H. Heine nota in 1830 ,,Revolutiile politice au fost infrante dar arta a fost salvata: muzeele stralucesc, orchestrele vuiesc, teatrul infloreste iar publicul se delecteaza cu literatura’’ Arta apare ca o lume secundara independenta atat de pretuita incat toate activitatile umane(religie, moralitate, stiinta) i se subordoneaza. Arta este ,,noul rege al secolului’’, acest lucru se reflecta la nivelul institutiilor, de exemplu in domeniul artelor vizuale: licitatiile, negustorii de arta, muzeele devin o constanta a vietii europene a anilor 1830. Mai mult chiar, folosirea termenului de arta la inceputul secolului XIX capata o conotatie religioasa si metafizica. ,,Arta’’ nu mai este doar un simplu termen generic pentru orice creatie umana ci devine numele unui domeniu autonom inzestrat cu o forta transcendenta. Elitele intelectuale incep sa gaseasca in arta un substitut pentru vechile idealuri religioase. Romanticii vad arta ca fiind revelatia unor adevaruri superioare. Imaginatia si sentimentul ar oferi accesul catre o spiritualitate care transcende granitele pe care le impune religia umanitatii. Se constituie acum o teorie speculativa a artei care considera ca arta este capabila sa scoata la iveala esenta sau esentele universului/divinului/fiintei umana prin intermediul imaginii, simbolului, cuvantului sau sunetului. Arta este tot mai mult perceputa ca fiind o chemare sacra. Figura ideala a artistului capata o aura intensa de spiritualitate. Unii artisti conecteaza aceasta aura cu convingeri religioase traditionale. A picta, a scrie, a compune nu mai sunt doar profesii ci chemari ‘’mai inalte’’ care impun un gen de sacrificii rezervate odinioara religiei. Arta devine ceva asemanator credintei iar adevaratul artist devine preotul acestei noi religii, de exemplu Beethoven a fost considerat modelul de perfectiune spiritual. Dupa 1835 intreaga Germanie se umple de monumente care-l glorifica pe Beethoven. Bizet afirma ,,Beethoven nu este un om, el este un Dumnezeu’’. Bineinteles majoritatea clasei de mijloc era imuna la aceste idei tinzand sa vada pictorul ca pe un lucrator manual, poetul sau muzicianul ca pe un creator de lucruri amuzante dar neesentiale. Intr-un secol al comercializarii accelerate si al expansiunii industriale elevarea vocatiei artistice a fost in parte o reactie la utilitarismul si lacomia fata de care artistii isi exprimau dezgustul. Mai tarziu spre sfarsitul secolului XIX multi artisti tind sa se considere ca apartinand unei subculturi speciale cu propriile ei institutii si conventii, o lume singulara a frumusetii si valorii spirituale in interiorul unei societati comerciale. Idealul artistului ca vizionar spiritual devine o norma iar credinta in puterea suprema a imaginatiei primeste cea mai puternica expresie in romantism. Centrala pentru idealul modern al artistului este libertatea. Credinta in libertatea artistului se manifesta intr-un mare numar de forme, cele mai cunoscute fiind figura Dandy-ului in Anglia si cea a Boem-ului in Franta. Figurile martirului si a rebelului constituie modalitatile prin care artistii se asociau cu asanumitul blestem al geniului. La fel ca sfintii mari crestini artistii trebuie sa imbratiseze suferinta ca pe un semn al alegerii. Triumful esteticului Invatarea comportamentului estetic consta in asumarea de catre clasa de mijloc a unei atitudini corecte/adecvate in ‘’templul artei’’. Muzeele, salile de concert presupun un ritual care impune o atitudine speciala. 16.mai.2014 Estetica metafizic-romantica (estetica speculativa) Novalis – poet german Schlegel – teoretician al literaturii si estetician Hegel – filozof german de secol XIX Martin Heidegger – filozof al secolului XX Intersectia dintre teoriile romantice si cele metafizice se afla in convingerea ca menirea artei este aceea de a revela un adevar metafizic, adevar central valorii artei. Asociata acestei idei este convingerea ca teoria metafizica este necesara pentru elucidarea artei. Daca semnificatia artei este de natura metafizica atunci natura ei poate fi patrunsa doar prin intermediul conceptelor metafizicii. Prin urmare teoreticienii artei trebuie sa fie in mod necesar metafizicieni. ‘’A revela’’ are cel putin 2 sensuri diferite: 1. O perspectiva care considera ca adevarul metafizic este continut in arta in acelasi mod in care adevarul rational este continut in stiinta 2. O perspectiva conform careia arta are menirea de a media accesul la adevarul metafizic Conform primei pozitii se spune ca arta ‘’vorbeste/spune/exprima’’ adevarul. Conform celei de a doua perspective arta este un medium care induce spectatorului o stare propice viziunii metafizice. Teoria romantica a privilegiat in general pozitia care privilegiaza arta si cunoasterea artistica fata de filozofie sau stiinta. Si aici sunt posibile 2 pozitii: 1. Adevarurile metafizice pot fi formulate doar de catre arta 2. Aceste adevaruri sunt formulabile si independent de arta astfel incat arta si filozofie se relationeaza la nivelul relatiei dintre intuitie si concept. Intrebarea esentiala pentru estetica romantica este: Are sau nu arta drepturi egale cu filozofia pentru a accede la adevarul metafizic? Un posibil raspuns ar fi: Arta reveleaza un adevar metafizic inaccesibil filozofiei. Gandirea estetica a lui Martin Heidegger Fiinta si timp (carte tradusa a lui Martin Heidegger) Originea operei de arta (eseu a lui Martin Heidegger) Problema pe care o pune Heidegger este aceea a sensului, a esentei fiintei (Sein). Fiinta nu-si dezvalui sensul, continutul si structura decat in climatul unei tensiuni care antreneaza nu numai ratiunea ci intregul lui ca fiinta. Heidegger propune o autoanaliza a fiintei. La el avem de a face cu fiinta care tinde sa se cunoasca pe sine in esentialitatea sa. In aceasta incercare a fiintei de a se cunoaste, primele evidente sunt cele legate de dezvaluirea structurilor ei. Apar astfel 3 forme fundamentale ale fiintei: 1. Da – Sein. Fiinta obiectivata ca subiect cunoscator sau totalitatea legilor fundamentale ale structurii noastre 2. So – Sein. Lucrurile propriu zise care ne apar insa ca interferente ale fiintei noastre cu fiinta lor 3. Um – Sein. Fiinta problematica adica posibila intr-un fel sau altul in functie de determinatia fiintei cunoscatoare (Da – Sein) Caracteristica fundamentala a fiintei existente (Da – Sein) este ‘’a-fi-in-lume’’. Fiind in lume existam adica ne plasam in afara a ceea ce suntem. Manifestarile si esenta fiintei se regaseste in existenta ei, ea descoperindu-se ca existenta a carei esenta este in permanenta amenintata: Amenintata de negativul ei, de nefiinta sau de neant adica de posibilitatea de a nu mai fi posibila. Teama apare in filozofia lui Heidegger ca fenomenul caracteristic prin care existenta arata in mod originar ce este. Teama este esenta existentei, ceea ce ne face sa ne gandim la suma posibilitatilor noastre in lume. Teama ne dezvaluie Grija despre care Heidegger spune ca ar fi structura noastra existentiala cea mai profunda. In planurile sale de suprafata Grija produce intelegerea si naste limbajul prin intermediul caruia ajungem la descoperirea realitatii si adevarului in ceea ce priveste esenta noastra. Grija este fundamentul existential care alcatuieste structura noastra cea mai profunda. Factorii componenti ai Grijii sunt posibilitatile sau potentele noastre intrucat ,,noi suntem suma posibilitatilor noastre’’. Omul fiind conceput ca un cumul de posibilitati Grija se manifesta in mai multe feluri in functie de modul in care aceste posibilitati se realizeaza sau nu. Fata de posibilitatile nerealizate simtim Vina adica sentimentul pulpei fata de ceea ce nu s-a putut realiza. Realizarea posibilitatilor de fapt in situatii de fapt implica Decizia. Atunci cand decide, individul face trecerea din ceva posibil in real, dar implicit si a altceva din posibil in neant. Din punct de vedere ontologic momentul deciziei este cel mai important moment al omului. De el depind toate sentimentele noastre fata de ceea ce a ramas in sfera posibilului ca posibil fata de posibilul care s-a realizat si fata de posibilul care s-a neantizat. Din aceasta suita de perceptii se naste Timpul care pentru Heidegger nu este o succesiune a trecutului, prezentului si viitorului ci apare ca o simtire a Grijii, Vinei si Deciziei. Timpul nu inseamna o suita de momente ci de stari afective care in insiruirea lor alcatuiesc elementele esentiale ale fiintei noastre. Heidegger desprinde din fluxul existential al fiintei mai multe moduri de existenta in functie de timpurile traite: 1. Un mod de existenta caruia ii este caracteristica asteptarea neprecisa a unui eveniment 2. Axat pe asteptarea precisa a unui eveniment 3. Axat pe constiinta prezentului sters al vietii cotidiene 4. Axat pe clipa. Moment in care existenta isi actualizeaza toate posibilitatile 5. Cel al existentei banale in care totul se uita usor deci axat pe uitare 6. Existenta autentica in care trecutul se repeta mereu, adica in care se repeta mereu aceeasi vina. 1 - 6 Sunt moduri ale noastre de a fi. Acestea se fundamenteaza pe atitudinea noastra afectiva fata de lume, atitudine care poate fi Frica, de ceva in existenta banala. Teama in asteptarea autentica. Traire a prezentului in existenta banala. Curiozitate in cautarea noului. Actualizare intensa a posibilului in clipa. Distractie in existenta banala. Aceste categorii existentiale devin la Heidegger categorii estetice in functie de care se va realiza si percepere a operei de arta. Heidegger refuza termenul de estetica. Estetica este pentru el o atitudine defectuoasa fiind atitudinea omului modern care considera arta ca pe un fenomen pur subiectiv. Frumosul este defapt un mod de a fi al adevarului. Adevarul nu este o judecata, nu este o adecvare la o realitate ci este o autorevelare a fiintei, o permeabilitate a omului la revelatia fiintei. Arta nu este nici ea adecvare ci este adevar. Heidegger pleaca de la constatarea dublului plan al existentei operei de arta. Este vorba in egala masura despre o sciziune care este un conflict si ca atare o intalnire, o uniune dintre 2 factori pe care Heidegger ii numeste ‘’Pamant si Lume’’. O opera de arta este inainte de toate o semnificatie care reprezinta o valoare pentru comunitate si pentru individ. Opera reveleaza o lume care este ansamblul valorilor sale. De exemplu un templu grec deschide o intreaga lume fiind strict legat de viata acelei comunitati care l-a creat, dar opera de arta este si materia sa: piatra, marmura, jocul de lumini, ecoul sunetelor; adica este pamantul care se manifesta. Deci opera de arta este intotdeauna teatrul unei lupte intre un factor care este pamant si unul care este lume, unul obscur, celalalt limpede, unul de lume, celalalt spiritual. Punand in evidenta Pamantul, opera de arta deschide drumul unei reprezentari si face loc unei lumi de semnificatii. Arta este tocmai acest raport datorita caruia obiectualitatea lucrului devine singurul unei realitati diferite. Revelatia adevarului in arta are un caracter de ruptura, el bulverseaza cursul obisnuit al vietii cotidiene, introduce extraordinarul si exceptionalul. Arta este socul revelatiei bruste a fiintei. Arta scoate mereu ceva absolut nou si il pune in lumina. Aceasta revelatie este un eveniment istoric. 23.mai.2014 Arta, arte frumoase si mestesuguri La mijlocul secolului XIX termenul de arta a inceput sa desemneze nu doar o categorie a artelor frumoase ci in acelasi timp cu domenii autonome a creatiilor actiunilor valorilor si institutiilor. Devalorizarea mestesugurilor artizanale si a artei populare, reducerea artizanatului la procese industriale a dus la separarea publicului in 2 segmente: 1. Public al artei 2. Public al entertainment-ului si al artei populare Aceasta evolutie a fost marcata de dialectica dintre asimilare si rezistenta. Asimilarea consta in expansiunea domeniului artei de la nucleul original: poeziei, muzicii, picturii, sculpturii si arhitecturi; pentru a include arte noi cum ar fi: fotografia, filmul, jazz-ul, pana in anii 50 arta noilor medii: muzica electronica; in anii 60 iar dupa anii 1970 aparent orice. Rezistenta ataca in permanenta polaritatea care se afla la radacina sistemului artelor. Institutia artei a cautat in permanenta sa evolueze prin incorporarea ideilor si creatiilor care opun rezistenta iar cele care rezista sunt in mod constant tentate sa extinda categoriile si institutiile artei. De exemplu miscari cum au fost dadaismul sau constructivismul au fost intotdeauna ambivalente fata de categoria artei pe care au atacat-o si totusi institutia artei s-a grabit sa recupereze creatiile si actiunile acestor grupari. Fotografia In 7 ianuarie 1839 astronomul Fransua Arago prezinta in fata academiei franceze de stiinte descoperirea fotografiei de catre Luie Daguerre. Un pictor exclama din acest moment: ,,Pictura a murit!’’. Asimilarea fotografiei Desi fotografia nu a omorat pictura, unele genuri de pictura functionala au intrat in declin si au disparut. Intre 1840-1880 profesionistii si amatorii experimenteaza cu mecanisme, lentile, suporturi tot mai perfectionate producand milioane de imagini. Putini fotografi pretindeau ca ei creaza imagini artistice . dezbaterea in jurul fotografiei ca arta se baza pe polaritatile discursului modern asupra artei: arte frumoase vs. mestesug devine intelect vs. mecanism iar artist vs. artizan devine imaginatie vs. abilitate tehnica. Cei care opun rezistenta la asimilarea fotografiei in institutia artei remarca: - Artistul isi exercita libertatea si inteligenta in vreme ce fotograful se supune ‘’masinii’’ - Artistul creaza imagini autonome in vreme ce fotografia serveste unor finalitati practice - Artistul creaza opere singulare in vreme ce fotografia face copii multiple Prin urmare, fotografia, deci nu este o arta. Fotografii si criticii care au incercat sa raspunda acestor obiectii nu au atacat polaritatea arte frumoase vs. mestesug ci au pretins doar ca unele fotografii apartin artei. Primii artisti fotografi produc lucrari ale caror calitati estetice le separa de fotografiile obisnuite. Jane Cameron isi idealizeaza in mod deliberat portretele prin costumatie, lumina si estompare eterica. Henry Robinson foloseste negative multiple ale unor scene simbolice sau narative pentru a produce fotografii care arata ca niste tablouri prerafaelite. Argumentele cheie folosite de aparatorii fotografiei ca arta la sfarsitul secolului XIX erau expresia si originalitatea. Alfred Stieglitz a fotografiat creatia (Pisoarul) lui Duchamp. Important este ce anume ai de spus si cum anume spui. ,,Originalitatea unei creatii artistice se refera la originalitatea lucrurilor exprimate si a modalitatii in care sunt exprimate indiferent daca e vorba despre poezie, fotografie sau pictura’’. Aplicarea polaritatii arta vs. mestesug a avut un recult puternic asupra picturii. Aparitia fotografiei a contribuit la respingerea suprafetei finisate a clasicismului care arata acum mult prea fotografica. Daca inainte diferenta dintre artist si artizan era definita in termenii creatiei mentale vs. creatia manuala, acum amprenta mainii, manualitatea se intoarce in pictura odata cu impresionismul. 